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"Lo que hace un hombre es como si lo hicieran todos los hombres. Por eso no es 
injusto que una desobediencia en un jardín contamine al género humano; por eso 
no es injusto que la crucifixión de un solo judío baste para salvarlo. Acaso 
Schopenhauer tenga razón: yo soy los otros, cualquier hombre es todos los 
hombres, Shakespeare es de algún modo el miserable John Vincent Moon." 
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Este proyecto desea determinar qué características pictóricas ha tenido la 
percepción de lo femenino y su influencia en la construcción de género. 
Históricamente, las características visuales imperantes sobre lo femenino han sido 
determinadas por hombres, dado que han sido ellos quienes han producido y 
validado el discurso pictórico a lo largo de la mayor parte de la historia occidental. 
La aparición paulatina  de mujeres dentro de la producción del discurso pictórico 
ha marcado cambios en la percepción visual y la construcción de género alrededor 
de la mujer. Estos cambios se exploraron a través de la apropiación de 
autorretratos femeninos por medio de composiciones fotográficas. Estas 
composiciones nacen de la tensión entre los flujos discursivos de la interpretación 
de la artista original, la concepción visual sobre lo femenino en la época particular 
y la reinterpretación de quien realiza el proyecto. De esta manera se ha obtenido 
un conjunto fotográfico que comunica y reivindica la mirada de las mujeres acerca 









































La manera en que nos percibimos como seres humanos ha cambiado 
constantemente a lo largo de la historia, los valores que nos asignamos, los 
lugares que consideramos ocupar frente al todo, todos estos parámetros se 
manifiestan a través de las maneras en que afrontamos la vida. De manera 
específica, la construcción de lo femenino ha estado definida por ciertos 
parámetros que han sido definidos desde un discurso eminentemente patriarcal en 
donde, las mujeres no solamente ocupaban lugares de sumisión frente al hombre 
sino que eran representadas como proyecciones de las pulsiones más fuertes del 
género masculino. La tradición pictórica dicta que las mujeres pintadas por 
hombres exhibían características virtuosas o decadentes, respondiendo a las 
pulsiones más elevadas y más bajas de los hombres respectivamente. A partir de 
la imposición de ciertos íconos femeninos en el arte producido por hombres, se 
produjo en el imaginario colectivo una concepción arbitraria de lo que es una 
mujer, su lugar en la sociedad, su lugar en la vida familiar, su belleza y su fealdad, 
y muchos más constructos de género. Al ser permeada por una construcción 
ajena, la mujer, con contadas excepciones, se amoldó e intentó ser valorada a 
través de ella. La importancia de encontrar los elementos que trajeron a escena 
las mujeres artistas al autorretratarse yace en determinar qué diferencias tiene la 
mirada femenina sobre lo que es una mujer respecto a la masculina, sobre todo 
respecto a temas icónicos de la mujer construida por el hombre como la 
maternidad, su papel en el hogar, su belleza, la equidad de género, e incluso sus 
miedos y deseos. Determinar los elementos que componen esta mirada 
posibilitará contrastar los matices de la mujer creada por el hombre y la mujer vista 
por sí misma. La manera de recoger esta mirada es realizada través de la 
apropiación fotográfica de autorretratos de varias artistas que en diferentes 
contextos histórico-sociales, cuestionaron a través de sus obras, los cánones 





aparezcan en este trabajo se realizó bajo el criterio de importancia histórica, en 
relación con los temas de autorretrato, identidad y género. La reinterpretación de 
varios autorretratos a partir de la intención comunicativa de la artista original, el 
contexto en que fue concebido y la visión de la realizadora del proyecto, 
desembocaron en una serie fotográfica en donde la autora hizo uso de 
herramientas que hacen parte de los contenidos vistos en la Licenciatura en Artes 
Visuales. La importancia de este proyecto radica entonces en la exitosa 
comunicación pictórica de un conjunto de voces que a partir del autorretrato 
cuestionaron su propia concepción de mujer e invitan nuevamente a que la 























Planteamiento del Problema 
 
La construcción de género alrededor de la mujer a lo largo de siglos de historia 
occidental ha estado determinada por preceptos patriarcales, es decir que tanto el 
rol social, como los valores intrínsecos, y por ende las características visuales, que 
componían lo femenino estaban dictadas de acuerdo a principios de percepción 
masculina. Los hombres no solamente ocupaban las posiciones de poder sino que 
también validaban los discursos científicos y artísticos. En este contexto la 
interpretación femenina sobre el mundo tenía un valor menor o nulo, y eso incluía 
la construcción visual y de género que las mujeres hacían de sí mismas. En el 
momento en que las mujeres comenzaron a hacerse de un lugar dentro de la 
producción del discurso artístico, pudieron validar sus interpretaciones y 
cuestionamientos sobre la construcción visual y conceptual que se hace de la 
mujer y su lugar en todos los ámbitos de la vida. De esta manera los ecos de una 
protesta que por mucho tiempo fue silenciada ganó un lugar dentro de los corpus 
artísticos de épocas más recientes, desde allí las mujeres artistas pudieron 
cuestionar paradigmas femeninos antiguos y paradójicamente opuestos. Por un 
lado aquel que las relacionaba con la virtud, en donde la representación pictórica 
venía cargada de mujeres divinas, vírgenes, abnegadas y sumisas en el hogar, 
por otro lado aquel que las convertía en portales hacia la decadencia y la 
perdición, objetos propiciadores del pecado, portadoras de la desgracia a través 
de su belleza engañosa. Las mujeres pudieron desde el discurso pictórico 
cuestionar estos arquetipos para plantear una femineidad más humana y menos 
moldeada por los propios miedos y paradigmas de los  hombres. Por medio de 
autorretratos las mujeres artistas pusieron en duda estos paradigmas y plantearon 
nuevos valores e interpretaciones sobre su naturaleza. A través de autorretratos 
de la autora del proyecto, fundamentándose en lo comunicado por las artistas 





social  y con su propia mirada, pretende dar forma a la percepción de una mujer al 
observarse y al observar a las mujeres, las diferencias entre esta y la percepción 
impuesta por la sociedad históricamente patriarcal, y qué cuestionamientos hace 






























Caracterizar los elementos que componen los autorretratos de varias artistas, e 
identificar sus cuestionamientos respecto a la visión patriarcal imperante sobre lo 
femenino, y reinterpretarlos en el proceso de creación de una serie fotográfica,  
que desarrolle una perspectiva histórica de la dicotomía entre la percepción del 



















































1.1. El autorretrato:Definición, historia y tipología 
 
El autorretrato como sub género del retrato nace en la historia del arte cuando el 
artista, después de explorar en la identidad del otro,a través de dibujos, pinturas, 
esculturas  y otras formas artísticas decide ser su propio objeto de exploración, 
entonces este se representa con máxima exigencia, introduciendo sus 
sentimientos más íntimos. 
“Históricamente el autorretrato […] se ha entendido como una representación de 
las emociones, una actualización externa de los sentimientos internos, un 
penetrante auto-análisis y una auto contemplación que otorgan inmortalidad al 
artista.”1  
No obstante el autorretrato es más que una representación visual mimética del 
artista; termina siendo más bien una narrativa abierta a la interpretación del 
observador; en la que el artista propone su auto-revelación, su auto-preservación, 
y claro su auto- creación. Es decir, es una invención del artista, que engaña 
pareciendo ver su imagen; cuando realmente vemos un doble concebido por el 
autor. Sin embargo, aunque este doble, esta teatralización del artista, parezca una 
fantasía; siempre delata las verdades más profundas de su creador. 
Durante su historia, al autorretrato se le han dado connotaciones psicológicas, 
impulsadas por teorías Freudianas, más no sólo la indagación de la psique ha sido 
la función de este, además de la auto- examinación; el autorretrato también ha 
servido como firma, para rememorar el pasado, para hacer catarsis, para construir 
identidad e indagar sobre ella; incluso ha servido a sus autores como estudios 
experimentales formales y técnicos.Tampoco podemos olvidar los motivos más 
pragmáticos que no coinciden con el narcisismo; el artista también es siempre un 
modelo dispuesto y claro: gratuito.Aun contando con todos estos factores, el final 
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“Retrato de Boda  de 1434 empleó un 
uso peculiar del autorretrato: Una joven 
pareja enfrenta al espectador mientras 
expresa sus votos matrimoniales. En 
un espejo detrás de la pareja se revela 
la presencia en el lugar de Jan Van 
Eyck. La inscripción arriba del espejo 
reza «Johannes de Eykc fuit hic», es 
decir «Jan van Eyck estuvo aquí» 
 
de cada autorretrato “revela una verdad incontrovertible… cómo se ve el artista a 
sí mismo”2 
Las representaciones hechas por artistas de sí mismos son tan diversas como 
antiguas y parece que pocos han escapado del embrujo de su propio ser.Yaunque 
todos los artistas han pasado por explorar el autorretrato en algún momento de su 
vida, pocos han tomado la autorrepresentación como un auténtico Litmotiv; tal 
como lo hicieran Durero, Rembrant, Van Gogh y Frida Khalo, entre otros ejemplos. 
El autorretrato aparece desde manifestaciones artísticas de la antigüedad, más 
específicamente en Egipto, donde su 
función principal más allá de la auto-
representación sería la de ―firma‖, así el 
autor aparece de forma discreta dentro 









Para la Edad Media y el Renacimiento, el autorretrato de firma se convertiría en 
algo común, pintores y escultores se representaríanen sus obras en sitios poco 
visibles; esta tendencia puede explicarse fácilmente, su necesidad de auto-
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afirmación nacía del hecho de que por aquella época pintores y escultores eran 
vistos como artesanos, muy por debajo en la escala social de músicos y 
poetas.Así el autorretrato como firma llegaría hasta nuestros días, donde artistas y 
fotógrafos le darían un nuevo aire con diferentes intenciones y funciones. 
También se le daría al autorretrato otros objetivos tal como lo fueran la 
idealización del artista, mostrando así los autores una urgencia por reafirmase en 
lo que desean ser: “Desde una etapa temprana en la historia del autorretrato, los 
artistas se dieron cuenta que podían proyectar ideas particulares acerca de sí 
mismos.”3 
Destaca pues entre estos, Alberto Durero (Alemania, 1471-1528), autor más 
importante del renacimiento alemán y autorretratista indispensable: “Durero 
parecía estar fascinado por su propia imagen. Su primer retrato se remonta a su 
adolescencia en 1484. Continuó explorando sus cambios de imagen y estatus 
social hasta 1522, unos años antes de su muerte cuando se usó a sí mismo como 
modelo en Cristo Varón de Dolores (Ecce Homo).”4.Durero se promocionó y dio un 
aire de importancia con sus autorretratos. 
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 West Shearer, Portraiture, 2004,  p173 
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La herencia de Durero llegaría hasta nuestros días, en los que las llamadas 
―selfies‖, que aparecen constantemente en redes sociales, se muestran como una 
obsesión por la apariencia personal, obsesión promovida por sociedades de 
consumo, en las que el cuerpo como mercancía encuentra su mejor mostrador en 
los autorretratos.  
Con el cierre de los autorretratos de Durero, nace un nuevo momento en el 
autorretrato, en el que no se trata ni de idealización, ni de proyección; sino de la 
mimesis, de un auto-estudio en el que el autor dice: “este soy yo, así soy yo.” 
Siendo este un“…mapa del envejecimiento y una exploración del cambio 
psicológico o una expresión de variados estados de ánimo.”5 
El mejor exponente del autorretrato como auto-estudio es probablemente 
Rembrandt Harmenszoon van Rijn(Holanda, 1606-1669), donde el autorretrato 
como género no es un entretenimiento aislado sino una parte importante de la 
producción artística. Los autorretratos de Rembrandt fueron en un principio 
grabados en los que se permitió exploraciones de tipo expresivas y formales. 
Podríamos decir que era un artista adelantado a su tiempo pues las emociones 
translucen en sus autorretratos y para ese entonces “los  artistas no exploraban el 
interior de su ser…”6.La necesidad de exploración psicológica es claramente 
modernista, en tiempos de Rembrandt no era foco de atención como lo es para 
nosotros hoy. Sus dibujos, grabados y óleos “muestran su historia, un relato 
autobiográfico que es una crónica de su vida turbulenta que iba de los ricos 
vestidos a los harapos, que se desenrolla entre esposas y amantes, de la juventud 
a la vejez: nos convertimos en testigos de las mutaciones que se plasman en el 
rostro de Rembrandt.”7 
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 West Shearer, Portraiture, 2004,  p174 
6
 Subtitles Portal. Ego: The Strange and Wonderful World of Self-Portraits 
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Y aunque el autorretrato es muchas veces considerado como un género solitario, 
también es en muchos sentidos una teatralización del ser, un auténtico 
performance que es registrado visualmente. Como dice Laura Cumming, 





Del autorretrato como auto-estudio surgue consecuentemente el autorretrato 
biográfico, donde no sólo se plasma el aspecto físico (icónico) del autor sino que 
tambien se le agrega el componente del ―yo simbólico‖ (accidental o 
intencionalmente), los que a lo largo del tiempo terminan por convertirse en una 
crónica visual del artista. 
Vincent Willem van Gogh  (Países Bajos, 1853-1890). Es el ejemplo perfecto para 
hablar de autorretrato auto-biográfico: 
 “Vincent van Gogh es tan famoso por sus autorretratos como Rembrandt, pero en 
su caso en lugar de crearlos a lo largo de una vida, realiza la mayoría de sus 22 
autorretratos en un período de dos tumultuosos años. Las imágenes de Van Gogh 





unhombre luchando con la vida y tal vez buscando respuestas por medio de su 




“Los autorretratos de Rembrandt son vistos más bien como una presentación auto-
consciente de sus éxitos y fracasos, mientras que los de Van Gogh más bien son 
un catálogo de su inestable estado mental.”9. Los autorretratos auto-biográficos de 
Van Gogh nos llevan a las características del autorretrato de inicios del siglo XX: 
El autorretrato de catarsis. 
El autorretrato puede usarse como un canal de purificación, de liberación y de 
transformación interior así como un método de eliminación de perturbadores 
recuerdos. En el siglo XIX emergió en el artista la capacidad de ver las verdades 
más recónditas del ser; idea que se desarrolló hasta el siglo XX dotando al artista 
con capacidades de estudiar y expresar sus estados psicológicos. “La 
popularización de la diseminación del lenguaje psicológico afectó el cómo los 
artistas se aproximaron al autorretrato y las maneras de ser interpretadas por el 
observador contemporáneo. Usando la terminología freudiana, Erika Billeter 
apunta que «Todo autorretrato es un diálogo con el ego.» […] la psique humana 
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Ivy Jeanne, The Exploration of Self: What Artists Find When They Search in the Mirror. 5. The Self-Portrait as Self-Study. 
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se basa en una constante negociación entre los instintos, el súper-ego (la 
conciencia) y el ego (el sentido del ser).”10 
Durante el siglo XX nos encontramos con artistas como  Edvard Munch y Egon 
Schiele quienes utilizan el autorretrato como una forma de autoanálisis y 
psicoanálisis.  Mas hablando del autorretrato como exploración  psicológica es 
Frida Kahlo (México, 1907-1954) quien se convierte en una representante 
fundamental. Dentro de la obra de Frida Kahlo, un tercio está compuesta por 
autorretratos, estos son relatos autobiográficos en los que se entremezclan 
aspectos reales, metafóricos, fantásticos, físicos y psicológicos, que contienen un 
constante un eco de dolor. 
Esta artista encontró en el autorretrato un vehículo de exploración terapéutica con 




En lo referente a la pintura, el siglo XX tuvo una tendencia adicional en el 
autorretrato; una vez que la fotografía mostró ser  el medio mimético por 
excelencia, las búsquedas plásticas se encaminaron hacia la expresión y la 
abstracción. “Artistas como Picasso y más tarde Chagall abrieron su imaginación y 
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permitieron que los colores y patrones representaran su ser interior sin tanto 
énfasis en la literalidad.”11 
El modernismo trajo consigo las vanguardias, que ofrecieron a los artistas 
multiplicidad y riqueza en términos formales y conceptuales. El expresionismo 
abstracto llegó a representaciones no figurativas   con artistas como Mark Rothko 
(Letonia, 1903-1970)  y Jackson Pollock (Estados Unidos, 1912-1956). “El trabajo 
de los expresionistas abstractos aunque difícil de ser calificado como autorretrato 
es una profunda revelación emocional.”12 
Lo expuesto en esta parte de este capítulo nos lleva a la noción de que toda obra 
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 Ivy Jeanne, The Exploration of Self: What Artists Find When They Search in the Mirror. 7. The Narrative Self-Portrait. 
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1.2. Autorretrato y Fotografía 
Si bien la fotografía revolucionó la manera en que era realizado el retrato, la 
relación autorretrato-fotografía tuvo una naturaleza distinta. En la fotografía igual 
que en la pintura, muchos coquetearon con el autorretrato pero pocos se 
comprometieron. Entre los primeros fotógrafos se hizo tan popular el autorretrato, 
que es difícil enumerar quienes no usaron sus propias cámaras para recurrir a la 
auto-representación. Desde Roger Fenton (Gran Bretaña, 1819 -1869)  hasta 
Francis Frith (Gran Bretaña, 1822-1898), todos hicieron en algún momento u otro 
de su carrera fotográfica un autorretrato.Igual que el resto del público, los 
fotógrafos usaron el autorretrato como una manera de auto-reafirmación social; en 
Europa se mostraban como artistas ricos, mientras que en Estados Unidos se 
mostraban como educados e intelectuales. 
Es difícil establecer exactamente cuál fue el primer 
autorretrato fotográfico, pero existen dos autores 
que sin duda son los ejemplos más tempranos. 
El primero es el autorretrato del inmigrante 
holandés arraigado en Estados Unidos Robert 
Cornelius(1809–1893).El autorretrato de Cornelius 
es un daguerrotipo, procedimiento fotográfico 
desarrollado por Louis Daguerre, que se hizo en 
octubre de 1839; una imagen intrigante y 
contemporánea que desencaja con los retratos 
anticuados. La aparición de Cornelius no es de 
cuerpo entero sino en un plano medio corto, donde aparece con sus brazos 
cruzados y su rostro fuera del centro geométrico. Luce espontaneo y relajado 





“El cuerpo que ven aquí es el del señor Bayard, 
inventor del proceso que se les acaba de 
mostrar. Por lo que sé, este experimentador 
infatigable estuvo ocupado por más de tres 
años con su descubrimiento. El gobierno que 
ha sido tan generoso con el señor Daguerre, 
ha dicho que no puede hacer nada por Bayard, 
y el pobre hombre se ha ahogado. Ha estado 
en la morgue por varios días, y nadie lo ha 
reconocido o reclamado. Damas y caballeros, 
mejor se apuran a pasar, por miedo a ofender 
su sentido del olfato, pues como pueden 
observar, la cara y las manos de este caballero 
están comenzando a descomponerse.” 
Mucho más importante y famoso para la historia del arte es el autorretrato 
realizado por Hippolyte Bayard (Francia, 1801- 1887). Bayard crea en 1837 un 
procedimiento fotográfico en que se utiliza el papel y el positivado directo. François 
Arago,quien fuera el científico-político que impulsó a Daguerre ante la Academia 
de Ciencias de París trató de ocultar las investigaciones y desarrollos de Bayard 
para que no le hiciera sombra a Daguerre. Después de que fue presentado el 
daguerrotipo se le dio espacio a Bayard y una modesta subvención para que 
mejorara su invento en 1840. Todo esto dejo un resentimiento en Bayard, quien en 
forma de protesta construiría un autorretrato al que tituló: “Autorretrato de un 












El caso más enigmático y fascinante del siglo XIX es el de Virginia Elisabetta Luisa 
Carlotta Antonietta Teresa Maria Oldoini (Italia, 1837-1899), apodada como la 





ella estaba completamente convencida, un narcisismo frecuente que hace que la 
obsesión que tenía esta aristócrata por si misma fuera tan irritante como 
excepcional. En 1856 ingresó por primera vez al estudio fotográfico Mayer et 
Pierson, el cual tenía máximo prestigio por aquel tiempo. Cuando entró al estudio 
inició lo que sería para ella una adicción inédita: hacerse autorretratos. Aunque 
Pierre-Louis Pierson era el fotógrafo, la condesa movía todos los hilos del ―Teatro 
Castiglione‖, dirigía absolutamente todo: desde el vestuario hasta la escenografía, 
tenía control autoral total al punto de convertir a Pierson en un operador de 
cámara. 
La Condesa dejó más de 400 autorretratos realizados en tres etapas: 1856-57, 
1861-67 y 1893-95. En todos jugó con su apariencia, incluso hizo de ellos 
auténticos performances:monja, cortesana, aristócrata, madre, trabajadora 
proletaria; para los que utilizaba repetidamentemáscaras y trajes extravagantes. 
El decaimiento de su cuerpo tuvo en la condesa, un efecto particular: la 
exploración de su cuerpo fragmentado. Sarah Boxer expone: “La condesa 









Su muerte catapultó su fama e hizo que su legado fotográfico acrecentara el mito y 
que la biografía escrita por Robert Montesquieu publicada en 1913  sirviera para 
mantener el interés por la enigmática aristócrata.La Condesa de Castiglionese 
adelantó al narcicismo del siglo XXI, jugueteó con el sub-género de la mascarada 
en el autorretrato, fue precursora de la fotógrafa como directora y orquestadora 
más que como operadora de una cámara y con la teatralidad de sus fotografías se 
anticipó al performance postmoderno. 
Durante muchos siglos antes de la fotografía, el autorretrato exigía el uso de un 
espejo pero la cámara se convirtió en algo más, a la vez que espejo se convirtió 
también, como habría de exponer John Szarkowski,en ventana.La cámara se 
convierte en la posibilidad de verse, pero también de asomarse al mundo; en este 
sentido la cámara para el autorretrato representa una herramienta novedosa con 
la que se puede capturar la apariencia externa y a la vez reflejar el ser interior. Los 
fotógrafos del siglo XX se enterarían que la cámara más que un nuevo tipo de 
pincel, era un fenómeno complejo que podía irrumpir en el artista como ningún 
otro. 
De la gran nómina de fotógrafos que han trabajado el autorretrato, solo se expone 
una pequeña muestra en la que se pueda vislumbrar la manera en la cual se ha 
afrontado el autorretrato en siglo XX. 
En la primera mitad del siglo XX llama la atención el trabajo fotográfico de Lucy 
Renee Mathilde Schwob (Francia, 1894-1954) quien adoptaría el seudónimo de 
Claude Cahun. 
Artista que con sus fotografías se permite la auto-exploración psicológica, pero 
que sobre todo indaga en su identidad a partir de sus ambivalentes preferencias 
sexuales. Su imagen andrógina se plasma en foto-montajes y autorretratos 
complementándola con la teatralidad que se entreveraba en sus trabajos.Claude 










Es Raúl Carlos Maícas quien califica a Cahun de ―sacerdotisa del narcicismo, 
combativa detractor de cualquier falso precepto reaccionario sobre la condición 
humana y sobra la dualidad masculina/femenina que marca nuestra identidad…‖ y  
recuerdaque “Tuvo una vida turbulenta, intensa, brillante y peligrosa, como suele 
ocurrir con todos los adelantados a su tiempo. Una trayectoria poseedora, pese a 
su radicalidad desafiante y visionaria, de una rara coherencia.”14. Kika Fumero 
explica que “La obra de Claude Cahun estuvo durante muchos años en la sombra, 
sin embargo, hace ya más de 20 años que su arte se ha hecho visible y está 
presente en las grandes salas de exposiciones. Su fotografía, así como sus 
fotomontajes, son sinónimo de fantasía, sublevación, parodia, rebeldía, plétora, 
indomabilidad, transgresión, metáfora.”15 
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“Estamos perplejos, luchando con el deseo interior para dilucidar el género del 
sujeto que vemos  y de quien tenemos la incertidumbre de no poder definir con las 
etiquetas de siempre.”16 
Si bien en el posmodernismo no existe una fijación con la originalidad, como la 
que había en las vanguardias; los autorretratos de Francesca Woodman  (Estados 
Unidos, 1958-1981), destacan por su particularidad e innovación. Estos son 
resultado de su insaciable curiosidad, que parecen tambalearse entre la presencia 
y la ausencia. Antonio Muñoz Molina apunta que Francesca “hacía fotos de sí 
misma que parecían a veces de una época mucho más antigua, imágenes 
victorianas de mujeres medio diluidas en sombras o de fantasmas de mujeres 
convocados tramposamente por alguna médium con pretensiones de rigor 
fotográfico. Y los lugares en los que prefería retratarse eran habitaciones vacías 
en casas abandonadas en las que podría haber aparecido y desaparecido uno de 
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Las creaciones de Woodman son insinuaciones que dejan al observador la 
posibilidad de indagar continuamente las fotografías en búsqueda de nuevos 
significados: “Al esconder y encriptar a sus sujetos recuerda al observador que sus 
fotografías planas y distorsionadas nunca ofrecen la verdad total sobre el 
individuo.”18 
Kimiko Yoshida (Japón, 1963) por su parte trabaja con la deconstrucción de la 
personalidad, mediante los que ella llama ―rituales de desaparición‖; con estos no 
sólo cuestiona la identidad sino que también explora nuestra relación con la 
máscara y como esta nos oculta pero también nos revela.Kimiko explica que “La 
representación de mí misma como una ficción que combina mi cultura asiática con 
referencias a la historia del arte occidental es un anhelo de monocromía como una 
metáfora de la modestia y la desaparición, una marca de la virtualidad, la 
intangibilidad y un símbolo de lo infinito.” Por otra parte, Jan-Erik Lündstrom 
explica que: 
“La serie de autorretratos que constituyen el corazón de su obra es una cadena 
aparentemente infinita de variaciones, cambios y transmutaciones, todos ellos 
involucran la cara del artista presentada frontalmente. Los ingredientes básicos de 
una imagen Yoshida son fáciles de describir: el rostro (construido) y el torso, un 
estudio de fondo blanco y negro, un objeto parecido a una máscara, un velo o 
tocado – cubriendo la cara. El maquillaje realizado con la técnica japonesa del 
doran que más que embellecer el rostro lo cubren. Yoshida subraya que no usa 
filtros, ni se aplica ninguna post-producción digital. Sólo la iluminación, el 
maquillaje y el color de su pelo son utilizados para obtener la imagen final.”19 
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Aunque Yoshida aparece en todas sus fotografías, ha enfatizado repetidamente 
que no son autorretratos.“No son el reflejo de un ser, sino la reflexión de la 
representación del ser […] Lo que se conoce como «autorretrato» es 
esencialmente, para mí, el espacio de la transposición, de la desaparición, de la 
mutación […] En realidad no veo mis imágenes como autorretratos. Considero el 
auto-retrato no como sujeto, sino como una desaparición.”20 
No es una declaración novedosa afirmar que el mayor auge del autorretrato en 
toda la historia del arte, ha sido en estos tempranos años del siglo XXI; y no sólo 
se trata de los abundantes selfies encontrados en redes sociales, sino también de 
una amplia corriente de artistas que utilizan el autorretrato y la fotografía como 
principal fuente de expresión. Hoy como nunca, apunta Susan Bright,“el 
autorretrato contemporáneo debe mostrar al artista, explorar su concepto de 
identidad –ya sea la propia o en un sentido más amplio o universal- y debe ofrecer 
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1.2.1. El estallido de la Selfie 
La llegada del siglo XXI vino acompañada por el internet, y con este llegaron las 
redes sociales; es aquí que encontramos una nueva variante del autorretrato: La 
selfie. Laura Cumming, crítica británica de arte para The Observerdeclara que:“En 
el siglo XXI hacemos imágenes de nosotros mismos continuamente. Ahora todos 
somos autorretratistas. Nos fotografiamos intentando distintas poses, vestidos e 
incluso personajes: distintas versiones de nosotros mismos para mostrar al 
mundo.”Smith Mollie refiere que “Hay una diferencia entre un autorretrato y 
un selfie. Haces un selfie al sostener tu teléfono con la mano extendiendo el brazo 
y apuntando hacia ti. De las tomas realizadas eliges una que es la que subirás [a 
la red social].”22 
Es probable que se suban a redes sociales en un día, más fotos de las se hicieron 
durante el siglo XX. La selfie y el autorretrato en general se convirtieron en formas 
sociales y personales de la fotografía, que le proporcionarán a las generaciones 
futuras un mapa socio-cultural de nuestro tiempo sin precedentes; así se 
atestiguará el narcisismo impregno de esta época y  la desesperada necesidad de 
auto-afirmación. Según John Paul Titlow, Instagram alimenta las tendencias 
narcisistas de la gente y explica:“Es probable que un narcicismo elevado provoque 
que la gente use las redes sociales en una forma narcisista y que algunos medios 
sociales provoque un narcicismo mayor.”23 
Kate Knibbs explica que el problema de las selfies es que a las miles de imágenes 
mediocres se suman miles de ―likes‖ que parecen convertirse en la nueva moneda 
de valoración personal en la era de las redes sociales:“No es tu culpa que seas 
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adicto al selfie: […] recibes una enorme validación por serlo. Se puede ver cómo la 
gente está enredada en hacer fotos para obtener aprobación social…”24 
Hay que contemplar que más que una muestra de narcisismo, la selfie puede ser 
también un grito de auxilio: Para Andrea Letamendi:“Las personas que tienden a 
tener una baja autoestima y depresión tienden a tener una cognición distorsionada 
acerca del ser… El encontrar formas nuevas para interrumpir esos pensamientos 
pueden prevenir el reforzamiento de la negatividad hacia el ser y pueden ser una 
manera de mejorar la autoestima.”25 
Finalmente, no importa si se es amante o detractor de las selfies, la apariencia es 
una parte significativa de la vida, y las redes sociales sólo son canales que nos 
permiten documentarlo, “nuestro cerebro adora el impulso al ego que se obtiene 
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2.1. El Autorretrato Femenino en la Historia del Arte 
La imagen femenina es uno de los temas más recurrentes a lo largo de la historia 
del arte; y dentro de la tradición occidental la mujer es más pintada que pintora. La 
mayoría de mujeres que nos aportaron imágenes femeninas, son estereotipos que 
perpetúan roles que la sociedad ha impuesto a las mujeres: madres, diosas, 
musas, prostitutas o brujas; símbolos de una cultura que creo una concepción de 
ser mujer atribuyéndole espacios y funciones específicas, mutilando capacidades 
y potencialidades de las mujeres encasillándolas en estos íconos. 
El primer autorretrato femenino del que se tiene conocimiento es el de Jaia, 
famosa retratista del siglo I a.c, quien pinto su imagen con la ayuda de un espejo; 
tras de este conoceríamos autorretratos femeninos pintados por monjas, casos 
excepcionales, puesto que como era normal en la edad media para las mujeres,  
las mujeres pintoras ejercían su labor en el anonimato. 
Habría que esperar hasta la época del renacimiento, para que en general los 
pintores dejaran de ser simples artesanos y empezaran a destacar como artistas 
individuales, reflejando esta individualidad por medio de autorretratos, y así poder 
establecer la iconografía del autorretrato femenino. Sofonisba Anguissola (1532-
1625) sería una de las primeras artistas de renacimiento que alcanzara fama 
internacional; durante toda su vida representaría autorretratos de los cuales 
conocemos 13, el primero en 1545 y el último en 1620; en estos utiliza elementos 
que permitan resaltarla como parte de la aristocracia. 
Habiéndose logrado el reconocimiento de la pintura como arte liberador, el siglo 
XVI trajo más autorretratos femeninos, en ellos empezaron a incluirse elementos 
artísticos como lo fueran pinceles y paletas, incluso aparecieran pintando un 





Van Hemessen (1528-1587), Judith Leyster (1609-1660), Elisabeth Vigeé-Le Brun 
(1755- 1842), Rosalinda Sharples (1794-1838); todas ellas parecieron haber 
interrumpido por un momento su trabajo para volverse hacia el espectador. 
También Artemisa Gentileschi (1593- 1652) una de las pintoras más reconocidas 
del Barroco, se retrataría ante un lienzo, diferenciándose de los otros casos, pues 
ella ignora al espectador fijando la mirada con fuerza en su lienzo;Gentileschi une 
en un solo cuadro autorretrato y alegoría, aventajándose a sus colegas masculinos 
que se veían en la obligación de hacerlo por separado.   
En el siglo XVII, llamado también el 
siglo de la galantería, las pintoras 
tenían otro obstáculo aparte del hecho 
de ser mujeres: la falta de belleza. En 
el caso de Rosalba Carriera (1675-
1757) quien alcanzaría gran renombre 
con sus retratos hechos al pastel, sus 
contemporáneos no podían creer como 
había logrado fama sin ser atractiva; el 
que también sería el caso de Anna 
Dorothea Therbusch (1721-1782)  
“esta falta de coquetería […] hacen que 
su autorretrato de 1776 constituya una 
rara excepción dentro de la iconografía 
del autorretrato femenino. Therbusch  se retrata sentada y de cuerpo entero con 





intentar ocultar las secuelas de la edad se muestra con un gran anteojo sujeto a su 
tocado”27 
Angelika Kaufmann (1741-1807) y Adélayde Labille Guiard (1749-1803) tendrían 
más suerte con lo que respecta a su apariencia, por lo que serían admiradas por 
su belleza y elegancia; en sus autorretratos prestan una gran atención a sus 
atuendos que seguían siempre los postulados de la moda. En 1785, Guiard añade 
otro elemento pictórico a sus autorretratos, se muestra no solo ante un lienzo, sino 
acompañada de dos discípulas; enlazándolo con el motivo iconográfico de las 3 
gracias; lo que nos hace pensar que no solo ser talentosa y bella basta para la 
pintora de aquella época, también debía ser una madre perfecta, como lo sugeriría 
en sus autorretratos Viggé-Le. 
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El siglo XIX aumenta el número de 
pintoras, ya que muchas de las 
Academias empezaron a aceptar 
mujeres como estudiantes; sin 
embargo y para desgracia de las 
mujeres, las Academias en este 
entonces se encuentran en 
decadencia y son rechazadas por las 
vanguardias artísticas. La mayoría de 
las pintoras siguen retratándose con 
atributos de artista pero sin incluir 
ningún elemento pictórico novedoso; 
por lo cual vale la pena destacar a 
Suzzane Valandon (1865-1938) pues a diferencia de la gran mayoría de mujeres 
artistas que provenían de la burguesía y de academias privadas; ella era hija de 
una lavandera con formación autodidacta, su contacto con el mundo del arte inicia 
en 1882, siendo modelo para Puvis de Chavanne, Renoir y Lautrec. Para 
Valandon sus desventajas sociales le permiten liberarse como como artista, al no 
tener que luchar con las convenciones sociales que obstaculizaban el desarrollo 
artístico de las mujeres de su época; pues ella ya estaba marginada de esta 
sociedad. Valandon elige desde un principio el autorretrato, pues sabe que este 
género suprime la relación jerárquica entre pintor y modelo. Elige también otro 
tema vetado para las mujeres: El desnudo, pues aunque estas pudiesen ingresar a 
la Academia, no podían participar de la clase del natural. Realiza numerosos 
autorretratos a lo largo de su actividad artística, uno de los últimos la muestra a la 
edad de 65 años, de medio cuerpo y desnuda, no el cuerpo que resultaba atractivo 
para los artistas para los que posaba; sino el de una mujer mayor con los pechos 





Igualmente la pintora Paula Modersohn Becker (1876-1907) aparecería desnuda 
en muchos de sus autorretratos; siendo sin embargo su trayectoria diferente a la 
de Valandon. Becker procedía de una familia burguesa, lo que la obligó a hacer 
estudios de magisterio antes de dedicarse a la pintura, y luego terminar casándose 
con un pintor mucho mayor que ella. Nunca fue reconocida por el grupo de artistas 
de su colonia y de la opinión de su esposo se sabe por sus cartas, que aunque 
hacía admiración de su arte por innovador, también recibía reproches constantes 
de su parte por su falta de dedicación familiar. Como un intento de alcanzar su 
autonomía artística se separó de su marido y se mudó a París donde realizó sus 
autorretratos más importantes de los cuales conocemos 30, que van desde el 
estudio de su rostro hasta desnudos de cuerpo completo. 
Otra artista de notable presencia en el autorretrato femenino es Kathe Kolllwitz 
(1867- 1945), donde la figura de la mujer trabajadora es una de sus protagonistas, 
siendo consecuente con su compromiso con el movimiento obrero que surgió en 
Alemania a finales de siglo. Utiliza en sus autorretratos todas las técnicas del 
dibujo, el grabado y la escultura. En uno de sus primeros autorretratos, a la edad 
de los 22 años se le ve sonriente; sonrisa que no volvería a aparecer puesto que 
sus experiencias en proletariado, la pérdida de su hijo en la primera guerra 
mundial  y la de su nieto en la segunda así como su expulsión de la Academia de 
Bellas Artes por los nacionalistas, harían desaparecer su optimismo. Fija con el 
tiempo en sus autorretratos a través de los años, el paso de la edad y sus 
sufrimientos.  
En Munich, en la agrupación artística El Jinete Azul, las aportaciones artísticas de 
Gabriele Munter y Marianne Werefkin aparecen relegadas a notas de pie o a su 
papel como compañeras sentimentales de otros artistas masculinos; sin embargo, 
ambas participaron activamente en esta agrupación e hicieron un gran aporte 





aparecen con una diferencia de 17 años, quedan registrados, la dolorosa  
experiencia que le representa perder a su padre, así como sus inseguridades a 
pesar de ser una mujer enérgica y culta. Werefkin conoce a Alexej Jawlensky 
quien se convertiría su pupilo y la razón por la que dejaría la pintura por 10 años, 
dedicándose sólo a la formación de este, destinándolo a la creación de la que ella 
no se sentía capacitada. En sus diarios deja plasmados algunos de estos 
pensamientos: 
“Soy una mujer, no puedo crear. Puedo entenderlo todo y no puedo crear 
nada…Me faltan las palabras para expresar mi ideal. Busco a la persona, al 
hombre que pueda dar forma a este ideal. Como mujer que anhelaba al que 
pudiese dar forma su mundo interior conocí a Jawlensky y me dediqué a él… 
Buscaba la otra mitad de mi ser… En Jawlensky creí poderla crear. Un deseo 
puramente divino. No realizable en la tierra.” 
Cuando termina de escribir sus Lettres a un Inconnu, nos encontramos con una 
frase reveladora:“Soy más hombre que mujer. Sólo la necesidad de gustar y la 
compasión me convierten en mujer. No soy hombre, no soy mujer, soy yo”. 
Es en el movimiento vanguardista ruso, donde la mujer tiene su papel más 
destacado. Sus aportaciones dentro de este movimiento son tan importantes que 
ni siquiera los estudios tradicionalistas pueden obviar mencionarlas; sin embargo, 
dado el carácter no figurativo del movimiento, apenas se encuentran contados 
autorretratos de algunas artistas. El autorretrato de Warwara Stephanova de 1920, 
es una excepción, constituye su rostro a través de esquemas geométricos, y falto 
de concepciones tradicionales de belleza femenina, lo que exalta el grado de 





También al movimiento surrealista se vinculan varias mujeres; pero estas no 
participarían en la formulación intelectual de este; sino que jugarían el papel de 
musas de sus compañeros sentimentales, quienes abobaron el tema de la mujer 
desde una perspectiva sexual y puramente masculina; lo que haría que la mayoría 
de ellas se desvincularan del movimiento y realizaran sus obras más importantes 
después de abandonarlo. Son ejemplo de esto Remedios Varo (1913-1963), 
Leonora Carrington (1917)  y Mereth Oppenheim (1913-1985). Para Oppenheim 
su paso de Musa a Artista, es decir de objeto a sujeto; es crucial para construcción 
de su obra y le lleva a decir en uno de sus discursos: 
“Yo creo que se debe a que los hombres desde la construcción del patriarcado, es 
decir desde la pérdida de valor de lo femenino; proyectan en la mujer la parte de 
feminidad que ellos mismos llevan en sí y que consideran como algo inferior. Esto 
significa para las mujeres que tienen que vivir con su propia feminidad así como 
también la que proyectan los hombres en ella. Son por lo tanto mujeres elevadas a 
potencia. Esto es evidentemente demasiado”. 
El autorretrato de Oppenheim de 1964, puede considerarse como un desnudo 
potencializado. Es una radiografía de busto y de perfil y de una de sus manos, 
acompañada de grandes pendientes de aro y anillos; lo cual puede interpretarse 
como una señal de ironía, desnudando su cuerpo hasta lo inalterable: su 
esqueleto 
A lo largo del siglo XX los autorretratos femeninos serán correspondencia de una 
búsqueda de identidad, resaltan entre las artistas que se hacen estos 
cuestionamientos Frida Khalo, Alice Neel y Guilliam Melling; quienes a la vez 
muestran su orgullo de mujeres creadoras. La obra de Khalo es un trabajo 
caracterizado por una mirada introspectiva y altamente autobiográfica, en el que 





autorretratos están llenos de referencias pictóricas hacia su sentir particular, 
abundante de dolores y melancolías sobre su ser, y en particular sobre su 
condición de mujer.También podemos detenernos en los autorretratos de la 
pintora Paula Rego, quien cuestiona la asociación entre autoridad y masculinidad. 
Algunas artistas contemporáneas han 
dado un paso más allá del autorretrato 
utilizando la autorrepresentación como 
forma de expresión artística. Desde 
finales de los años 70, Cindy Sherman 
(1954) se retrata bajo diferentes 
máscaras, utilizando el disfraz de 
diferentes prototipos femeninos. Según 
Mulvey, Sherman: ―utiliza el cuerpo 
femenino como metáfora de una línea 
divisora entre superficie seductora y 
decadencia oculta, como si la sustancia 
que tanto tiempo ha sido proyectada en 
un espacio místico ―tras‖ la máscara de lo femenino hubiese irrumpido a través de 
un fino velo pintado‖28 
Así, junto al feminismo y las todas las expresiones feministas, el autorretrato se 
muda a otros materiales y técnicas artísticas:“Las mujeres artistas en su deseo de 
autorrepresentación, van a utilizar procedimientos que les permitirán, no solo 
reflexionar sobre sobre su cuerpo y sexualidad sino reelaborar su propia 
autobiografía”29 
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El recorrido de la mujer frente a sí misma ha sido largo y lleno de limitaciones, se 
ha visto marcado inevitablemente por la tensión histórica entre hombres y mujeres 
como elementos sociales, de allí que el movimiento feminista haya tenido un papel 
fundamental durante el siglo anterior en el florecimiento de un discurso pictórico 
renovado de la mujer sobre la mujer. Si bien hay mucho de reaccionario en el 
compendio de autorretratos de femeninos del último siglo, también se pudo 
observar el surgimiento de elementos que evocaban la existencia de la mujer no 
solo desde una dialéctica de mujer frente a los arquetipos ajenos, sino también 
elementos de cuestionamiento de mujer como ser frente a la existencia, 
superando de cierta manera la mera respuesta frente a la imposición para 
continuar con una exploración nueva sobre las particularidades de su existencia 
como mujer. Desde los primeros aportes pictóricos, una mirada que rechaza al 
espectador que juzga y se concentra en su labor (Artemisa Gentileschi), pasando 
por la aceptación de un cuerpo ajeno a los estereotipos masculinos (Rosalba 
Carriera, Suzzane Valandon) hasta las evocaciones más introspectivas del drama 
de la existencia desde la mujer (Frida Khalo), la mirada de la mujer sobre sí misma 
ha ido evolucionando, proponiendo nuevos paradigmas y señalando caminos para 










2.2 Autorretrato Femenino y Arte Feminista: Construcción de Género e Identidad  
 
El cuerpo humano, a pesar de su riqueza y complejidad, ha sido codificado de 
manera en que los sistemas sociales han impuesto control y limitaciones en la 
utilización de cuerpo como modo de expresión. Lo dice Michel Foucault: “En la 
civilización moderna se exige una correspondencia rigurosa entre el 
sexo anatómico, el sexo jurídico, el sexo social: esos rasgos 
deben coincidir y nos clasifican en una de las dos 
columnas de la sociedad” 
Durante miles de años existió una idea generalizada 
según la cual las mujeres tenían los mismos órganos 
genitales que los hombres, con la diferencia de que 
los hombres los tenían en el exterior y las mujeres en 
el interior; por lo cual la mujer era considerada una 
copia imperfecta de hombre, que aunque tenían sus 
mismos órganos, los tenían el lugares equivocados. 
Fue hasta el siglo XVIII, cuando se rebatieron las teorías 
de Galeano y Aristóteles que se produce un giro en la 
manera de concebir el sexo:  
“El sexo sustituyo a lo que podríamos llamar género como categoría 
fundacional básica […] A finales del siglo XVII y XVIII, la ciencia 
otorgó una sustancia material a las categorías de hombre y mujer, 
consideradas como sexos biológicos e inconmensurables”30 
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Es así como el término génerose volvió clave para la teoría feminista, que desde 
los años 70 combate el sentido común sexista y androcéntrico que prevalece en la 
sociedad y academia occidental; tratando de demostrar que “la biología no es 
destino” sino que:  
“…las identidades socio-simbólicas que se asignan a las mujeres en sus 
relaciones con los hombres, en la organización de la vida en sociedad, al ser 
culturales, son variables y, por lo tanto, aptas de ser transformadas. Los debates 
epistemológicos que provocará el concepto de género estarán vinculados a la 
oposición convencional entre naturaleza y cultura”31 
Es aquí donde se hace claro que la introducción del concepto género repercute 
sobre el análisis de la identidad femenina, dándole al tema relevancia y 
conduciendo los problemas de investigación a incorporarse en los debates 
desarrollados por el feminismo en torno al sujeto, la identidad y la subjetividad, 
cuyos resultados lleven a comprender la identidad de género como un proceso 
abierto y en permanente construcción. 
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Se conoce a la Teoría Queer como el conjunto de ideas sobre el género y la 
sexualidad de las personas, la cual afirma que los géneros, las identidades 
sexuales y las orientaciones sexuales, son el resultado de una construcción 
social ficticia y arquetípica  que por lo tanto, no están esencialmente o 
biológicamente inscritos en la naturaleza humana, sino que se trata de formas 
socialmente variables. 
Objeta la clasificación de los individuos en categorías universales y fijas, como 
"hombre", "mujer", "heterosexual", "homosexual", "bisexual", "transexual", pues 
considera que están sujetas a restricciones impuestas por una cultura en la que 
la heterosexualidad es obligatoria(y con ello la heteronormatividad y la 
patriarcalidad). Ésta sostiene que estas categorías son ficticias, y esconden un 
número enorme de motivaciones erótico-naturales (incluyendo los ritos de paso 
sexuales necesarios), por lo tanto responden a una sola y única naturaleza 
sexual humana (sexología), aún no teorizada del todo. Contra el concepto 
clásico de género, que parte de la distinción a partir de la "heterosexualidad 
natural" aceptada como normal (en inglés straight, es decir "recto"), contraria a 
lo "anómalo" (en inglés queer o "retorcido"), la teoría queer afirma que todas las 
"identidades sexuales" son igualmente anómalas, incluida laheterosexualidad.  
La Teoría Queer critica las clasificaciones socio-sexuales de la historiología, 
psicología, filosofía, antropología y sociología tradicionales, basadas 
habitualmente en el uso de un solo patrón de segmentación paternalista —sea 
de clasesocial, de género, de etnia o de nacionalidad poscolonial— y sostiene 
que las identidades sociales, condicionadas por la naturaleza sexual, se 
































3.1. La apropiación como manifestación del Arte 
 
La apropiación, es un procedimiento, que en el campo del arte se refiere al uso de 
elementos tomados para la creación de una nueva obra. Estos elementos de los 
que hablamos pueden tratarse de imágenes, formas o estilos, o bien pueden ser 
también materiales o técnicas obtenidos de contextos no artísticos. Desde de la 
década de 1980 el termino se usa de manera específica para referirse a el hecho 
de citar, basarse o inspirarse en la obra de otro artista para crear una nueva 
teniéndose la posibilidad de alterar o no la original. Y aunque Walter Benjamin y 
todos sus seguidores aseguraran que la reproducción de una obra implicaba la 
pérdida de su aura; lo realmente destacable aquí es que la nueva creación aunque 
sea una derivación tiene un aura propia. 
A pesar de que no ha pasado mucho desde que se reconoce el ―apropiacionismo‖ 
como un movimiento, la realidad es que la apropiación ha hecho parte desde 
siempre de la historia del arte, que ha tenido la larga tradición de préstamo de 
usos de técnicas y formas ya existentes. Los mismos estudiantes de Arte, 
aprenden de artistas establecidos y progresan mediante la copia. Incluso en la 
edad media ya se usaba la apropiación en la música donde se copiaban las 
composiciones existentes y se hacían pequeñas variaciones; el mismo Leonardo 
Da Vinci tomo fuentes dentro del campo de la biología y las matemáticas para 





A principios de siglo XX, Picasso 
incorporaba objetos no artísticos 
en sus obras de arte, como lo 
fueron pedazos de periódicos que 
iban creando formas; lo que abrió 
paso al cubismo sintético; más 
tarde Marcel Duchamp introdujo el 
concepto de ―Ready Make‖ con su 
obra “La Fuente”, y aunque no era 
un urinario ni original ni único, 
Duchamp defendió su proceso 
creativo por haberlo seleccionado 
como obra de arte y exponerlo en 
un contexto artístico; lo mismo hizo al utilizar una copia de la Mona Lisa en su obra 
L.H.O.O.Q. El Dada, que fuera el movimiento que surgió junto a las ideas de 
Duchamp, continuó con la apropiación de objetos cotidianos, donde el azar y la 
aleatoriedad eran la base del proceso creativo; e incitó el rechazo a las normas de 
arte vigentes hasta ese momento. 
Desde entonces la apropiación pasó por movimientos como el Surrealismo, el 
Fluxus y por supuesto el PopArt, donde su máximo represente Andy Warhol, se 
apropió de imágenes del arte comercial y la cultura popular; captando el concepto 
de lo efímero producido por la cultura en masa. 
Los apropiacionistas siguen comentando todos los aspectos de la cultura del siglo 
XX, para conseguir también analizar temas filosóficos y epistemológicos. Aun así 
esta práctica artística ha generado problemas legales en cuanto a derechos de 
autor se trata. Actualmente existen las licencias Creative Commons que permiten 
gestionar el copyright de una obra según los intereses. Sin embargo, el autor de la 





sido su creador. Concisamente, Creative Commons permite: reconocimiento de la 
autoría, limitación de usos comerciales, autorización para la creación de obras 























3.2. Características de las Fotografías-Apropiación de los Autorretratos Femeninos. 
 
La creación de la serie fotográfica que nace como resultado de la investigación e 
introspección hecha, exigió de un asistente quien sirviera de obturador para quien 
realiza este trabajo. Las fotografías están dispuestas con indumentaria que 
permitirá desarrollar los conceptos de apropiación y simulación; sin pretender 
nunca que las fotografías fueran copias idénticas de las obras elegidas. 
A pesar de tomar prestadas las obras de otras grandes artistas, la autora no 
puede desprenderse de su propia imagen, por lo cual cada una de ellas tiene una 
gran carga emocional y contenido de la vida, deseos, frustraciones, felicidades y 
pensamientos más íntimos, de quien aparece en ellas. 
La elección de los autorretratos corresponde con las pretensiones de la autora de 
ser todas las mujeres y aceptar que todas las mujeres viven y son en ella. Así 
cada artista, aunque correspondan  todas a épocas y momentos diferentes de la 
historia del arte, reflejan la mujer que es, la que no cree ser y la que acepta que 
podría ser. 
En el proceso de creación de la siguiente serie, fue necesario la toma de 
aproximadamente 300 fotografías, y un proceso de clasificación y elección que 
facilitara los objetivos de este trabajo. Las fotografías seleccionadas se 
intervinieron con programas de edición y diseño; sin que fuera de una manera 









Artemisia Gentileschi     
(Autorretrato como alegoría de la pintura. 1638) 
Destacó por su virtuosidad a la hora de pintar y por su carácter para no aceptar 
paradigmas pictóricos impuestos por los círculos oficiales, compuestos casi en su 
totalidad por hombres.  
Se le atribuye haber 
impregnado de sus 
rasgos  a las pinturas 
que realizaba sobre 
mujeres. Se suele 
entender que en sus 
telas, los rasgos faciales 
de las hermosas y 
enérgicas heroínas que 
aparecen tienen un 
parecido al rostro de 
sus autorretratos. 
Longhi, al analizar su 
obra escribió: “la única 
mujer en Italia que 
alguna vez supo algo 
sobre pintura, colorido, 
empaste y otros 
fundamentos”, lo cual 







Desde el análisis 
feminista, se concluye 
que su sufrimiento por la 
violación y maltrato, 
determinaría la fuerza 
expresiva que ostenta 
su lenguaje pictórico 
cuando el sujeto 
representado eran sus 
heroínas bíblicas, que 
siempre parecen querer 
manifestar su rebelión 
contra las condiciones a 
las que les condenaba 
su sexo, se dice que la 
artista rehusó modificar 
su interpretación 
personal de esos temas 














Destacó en la Italia del renacimiento por su talento, en una época en la que la 
pintura altamente reconocida se producía en círculos masculinos. Sofonisba 
provenía de una familia aristócrata, condición que se refleja en sus autorretratos 
en los que se representaba como una mujer culta y perteneciente a una clase 
social exclusiva.  
Una razón para elegir a Sofonisba, es que la autora coincide con ella en la 
necesidad de no solo mostrarse como una mujer artista, sino plasmarse junto a 









Suzanne Valadon  
(Autorretrato 1883) 
En sus comienzos fue modelo 
para varios pintores, y 
posteriormente se dedicó a 
crear su propia obra. 
Proveniente de una clase 
social muy baja, nunca tuvo 
que cumplir con los 
comportamientos exigidos a 
mujeres de otras clases, no 
se ató a las normas 
establecidas sobre lo que 
estaba permitido para una 
mujer. De esta manera 
destacó por numerosos 
retratos y autorretratos, 
muchos de ellos desnudos y 
principalmente de mujeres. 
Su obra acentuaba otros 
valores pictóricos de la 
modelo, que en muchos casos fue ella misma, en un intento por dignificar el 
cuerpo. Un ejemplo de este impulso es el de uno de sus últimos cuadros en el que 
se autorretrata de la mitad del cuerpo hacia arriba, ya no con el cuerpo esbelto por 
el que fuera modelo, sino con las características propias de su edad, los senos 













Virginia Elisabetta Luisa Carlotta Antonietta Teresa Maria Oldoini 
(Juego de Locura,por Pierre-Louis Pierson, 1863-1866.) 
Esta mujer, con una fuerte fijación por su imagen y por dejarla resgistrada para la 
posteridad, es más que la recordada amante de Napoleon III, a ella,  de quien ya 
se ha mencionado sobre su vida e historia en este trabajo; la elige la autora por su 
extensa exploración de si misma a través de fotografias. Por ser modelo y  más 
que eso, orquestadora de sus fotos. 
Por toda la teatralidad que ultilizó para hacer juegos de roles, donde se permitia a 










(Autorretrato en el albergue del caballo de Alba. 1937-1938) 
Este autorretrato lo pintó para la épocaen que escapa a París, donde entra en 
contacto con los surrealistas y por fin encuentra su sitio; tenía unos veinte años. 
La vemos sentada en medio de una habitación casi vacía, vestida con unos 
pantalones de montar y unos botines victorianos de tacón. Todos los elementos 
que la rodean reflejan su ansia de libertad y lo que le estaba ocurriendo en ese 
momento. Está intentando escapar del claustrofóbico ambiente doméstico para 
poder correr libre por el campo.  
Son esas ahnsias de libertad con las que se identifica la autora, quien también es 








(Autorretrato dedicado al Dr. Eloesser. 1940) 
“Pinto autorretratos porque estoy mucho tiempo sola. “Me pinto a mí misma, 
porque soy a quien mejor conozco…” 
Fue una importante pintora mexicana cuyo trabajo se enmarcó en términos 
históricos, en el México convulsionado por movimientos revolucionarios de la 
primera mitad del siglo XX. Su trabajo se caracterizó por una mirada introspectiva 
y altamente autobiográfica, en el que cuenta con honestidad y profundo lenguaje 
poético su manera de verse. Sus autorretratos están llenos de referencias 
pictóricas hacia su sentir particular, abundante de dolores y melancolías sobre su 







Marianne Von Werefkin 
(Autorretrato. 1910) 
Establecía un dialogo continuo con el espectador a través de su obra, dialogo en 
el que la artista a través de sus trazos enérgicos, comunicaba su mirada 
cuestionadora, insegura y en muchos casos trascendental sobre el mundo, a 
través de esta mirada también destacó su discusión interna acerca de los valores 
intrínsecos del género, muchas veces  sintiéndose menos capaz por su condición 
femenina y en el ocaso de su vida llegando a afirmar ―soy más hombre que mujer‖. 
Esta desconfianza y sentimiento de inferioridad que invadían a Werefkin, invaden 
también a veces a la autora que se siente en desventaja frente a sus congéneres 










(Autorretrato en el sexto aniversario de bodas. 1906) 
Los catorce cortos años durante los cuales ejerció su arte le permitieron realizar al 
menos setecientos cincuenta lienzos de pintura, trece estampas y cerca de un 
millar de dibujos. Su estilo, particularmente único y original, es el fruto de múltiples 
influencias, a los confines de la tradición y de la modernidad. La fuerza expresiva 
de su obra resume sólo los principales aspectos del arte a principios del siglo XX. 
La autora elije a Becker a pesar de ser una artista poco conocida, por encontrar su 
fuerza y hacer sus mejores trabajos en el momento a abandonar a su esposo. Sin 









Cindy Sherman  
(Untitled Film Stills series. 1995) 
 
Rechaza la denominación de autorretrato de las fotos en la que ella es la modelo, 
debido a que considera que no es ella quien aparece en la obra, sino otras 
personas a través de ella. Su obra ironiza y cuestiona las imágenes de lo 
arquetípicamente bello y sensual en la mujer, poniendo en evidencia la 









La autora mira incluso de manera risible, el hecho de apropiarse de la apropiasión. 















(La Reencarnación de Santa Orlan. 1990) 
 
Autora de una obra controversial, ha planteado un fuerte cuestionamiento de las 
cirugías estéticas como práctica enajenante producto del modelo de belleza 
impuesto por la visión 
masculina de la mujer. Esta 
artista se ha practicado en el 
rostro varias cirugías plásticas 
con el fin de obtener ciertos 
rasgos que en obras históricas 
han destacado como propios 
de la belleza femenina, siendo 
particularmente importante 
que todas estas obras son de 
artistas masculinos. Así la 
autora pretende en un proceso 
de ―desfiguración‖ de su rostro 
protestar y relativizar sobre la 
identidad y la belleza. 
La autora jugó con varias 
fotografías de Orlan donde 
quedara registrada antes de 
todas las intervenciones 



















(X-Ray Autorretrato. 1964) 
Planteaba que el concepto de femineidad que se impone desde la sociedad 
patriarcal es una proyección de la propia femineidad presente en el hombre y que 
este considera como un conjunto de características inferiores. A través de obras 
pictóricas y performáticas explora los lugares de musa y artista y la transformación 
de musa a artista en las mujeres. 
La autora elije de manera particular este autorretrato de Oppenheim, porque 
piensa que uno es uno hasta los huesos; que uno vive y es, en cada una de las 





































4.1 Conclusiones y Recomendaciones: 
 
“Tú no te detengas ante ningún reto. Y no pases a formar parte de ningún gremio. 
Que nunca te puedan definir ni encasillar.  
Que nadie sepa tu nombre y que nadie amparo te dé.  
Que no accedas a los tejamnes de la celebridad. Si dejas obra, muere tranquilo, 
confiando en unos pocos amigos.” 
Que Viva La Música. Andrés Caicedo 
A eso debió referirse Borges cuando hablaba de todos los hombres, el hombre. 
Este trabajo ha traído certeza en cuanto a que cualquier mujer puede ser todas las 
mujeres. No hay que negarse ninguna posibilidad de ser, y hay que reconocerse 
como un sujeto en constante construcción.  
En lo que respecta al objetivo general, la realización de esta serie fotográfica 
permite reconocer el autorretrato como facilitador del desarrollo de la identidad, en 
cuanto se lo permitió así a la autora, quien a través de las apropiaciones 
realizadas pudo empatizar con las vidas de artistas extra temporales a ella, sentir 

















 Androcentrismo: Este otorga a los hombres o al punto de vista masculino, 
una posición central en la propia del mundo, de la cultura y la historia. Este 
ha impregnado el pensamiento científico, filosófico, religioso y político 
desde hace milenios. 
 
 Apropiacionismo: Es un movimiento artístico que sigue el procedimiento 
de la apropiación, entendiendo esta como el uso de elementos tomados de 
una obra para la creación de una nueva; estos elementos pueden ser 
imágenes, formas o estilos; incluso puede ser el discurso en el que está 
basado la obra. 
 
 Autorretrato: Se define como un retrato hecho de la misma persona que lo 
ejecuta. Un ejercicio de contemplación y análisis más profundo que puede 
hacer un artista, que implica conocerse a tal punto que la obra se traduzca 
a sí misma. 
 
 Feminismo: Conocido como la doctrina social que favorece a la mujer, este 
movimiento exige que hombre y mujeres tengan los mismos derechos, 
concediendo al género femenino capacidades otorgadas anteriormente solo 
a hombres. Así mismo el feminismo cuestiona las relaciones entre 
sexualidad, género, poder social, económico y político.Es importante tener 







 Género: La noción de género tiene una multiplicidad de usos y aplicaciones 
dependiendo para el ámbito para el que sea utilizada. En el presente 
trabajo se usará este concepto como lo tiene previsto la sociología y otras 
ciencias sociales, vinculándolo a la sexualidad y a los valores y conductas 
que son atribuidos de acuerdo al sexo. 
 
 Identidad: Es el conjunto de características propias de un individuo o una 
colectividad frente a los demás. La identidad también hace referencia a la 
conciencia que tiene un sujeto respecto a si mismo y cómo tanto los 
componentes hereditarios como el entorno conforman de manera específica 
a cada persona; por esta razón la identidad no es siempre la misma, esta 
se moldea, se alimenta, cambia, crece. 
 
 Introspección: Es el logismo otorgado a la idea de ―mirar hacia dentro‖. Se 
trata de los conocimientos que un sujeto pueda adquirir de sus propios 
estados mentales; también se designa introspección a la situación de estar 
un sujeto observándose y analizándose a sí mismo, interpretando y 
caracterizando sus propios procesos cognitivos.  
 
 Misandria: Es un término relativamente nuevo que hace referencia al odio 
o repulsión hacia los hombres, con tendencia ideológica a despreciar al 
hombre como sexo y con él, todo lo que sea considerado masculino. 
Considera a los hombres como máximos responsables de los males 
sociales y a las mujeres las víctimas. 
 
 Misoginia: Se define como el odio o aversión hacia las mujeres; 
manifestándose de diferentes maneras ales como la denigración de la 





sexual. La misoginia ha estado presente en la mitología antigua y en 
muchas religiones actuales. 
 
 Patriarcado: Hace referencia a una distribución desigual del poder entre 
hombres y mujeres, en la cual los hombres tendrían preeminencia en 
aspectos como la falta de independencia económica, la división sexual del 
trabajo y su remuneración, la violencia doméstica, el acoso sexual, la 
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